HELING EN HARMONIE

Over de schilderijen van Anne Coolen

Frans Boenders

                                                                   Was im Leben uns verdriesst,

                                                                   Man im Bilde gern geniesst.     Goethe 

Er bestaat een schilderkunst die wil ingrijpen in de bestaande maatschappij. 

Vroeger dienden schilders van dat type kunstwerken een geloof of een zaak – de belangen van Kerk en godsdienst, vorst en adel, burgerij of communistische partij. Vandaag leveren zulke schilders commentaar en kritiek op ideologieën en sociaal-politieke toestanden of werken ze voor kopers allerhande via galeries, beurzen, musea en overheden.

Er bestaat ook een schilderkunst als gedreven spel van de geest. We kijken daarvoor terug naar de jaren zestig van de vorige eeuw. Anne Coolen is dan een tiener. Ze tekent al sedert haar twaalfde: letterlijke ver-beelding bij zelfverzonnen verhalen. Ze krijgt een schildersdoos van een oom. Kleuren verblijden haar dagen, ze lijken uitgevonden om haar favoriete expressiemiddel te zijn.

Ondertussen, in de grote wereld van de Kunst, draait het gedreven spel op volle kleurentoeren.  Het oog, niet zelden psychedelisch aangevuurd, laat zich uitdagen door de zwabberende lijnen van Bridget Riley en de optische verwringingen (in kijkdozen en kleurslurven turen kinderen er verrukt naar!) en fantasterijen van Victor Vasarely. Yaacov Agam serveert illusionistische reliëfs. Jesus Rafael Soto en Carlos Cruz-Diez zetten hele lijnenregimenten uit op een kleurenveld.

In zo een exclusief optische kermis staat de ‘echte’ wereld letterlijk buiten (het) spel en kijkt kunst alleen naar kunst. Woorden om dat alles met een air van sérieux in te pakken zuigt de kunstkritiek moeiteloos uit de taalduim. Ze spreekt van experiment, kleurpartikels, lineariteit, illusionisme, synchroonbeweging, oscillerende ruimtelijkheid. In dat spel lijken de dramatiek en het tragische levensgevoel van Jackson Pollocks abstract expressionisme vergeten, de meditatieve afgronden van Mark Rothko afwezig.

Vanaf 1970 versobert de Amerikaanse schilderkunst in het minimalisme van Robert Mangold, Richard Artschwager, Ellsworth Kelly en Frank Stella. Maar in Duitsland komen de Duitse schilders opnieuw hevig expressionistisch uit de hoek. Wild en woest, agressieve kleurcombinaties, een nieuwe en gewild primitieve figuratie, half begrijpelijke verhalen en mythologische moerassen van Baselitz, Penck, Immendorf, Fetting maken duidelijk dat het uit is met het vrijblijvende spel. Diepte, gewetensonderzoek, kosmisch verlangen: het mag weer in de aangrijpende monumentale doeken van Anselm Kiefer. 

De glorierijke jaren van Kiefer, einde van de jaren zeventig tot zowat 1985, zijn de jaren dat Anne Coolen haar weg baant als arts. Die lange studie gaat bij haar hand in hand met een dubbelopleiding beeldhouwen en keramiek in Leuven, later Hoboken. Zo voedt ze haar complementair verlangen naar artistieke ontplooiing, ook al ontbreekt het haar aan tijd om de internationale modes van de beeldende kunst op te volgen. Maar nog als jonge arts vervolledigt ze in Sint-Niklaas haar opleiding tekenen en schilderen. Ze maakt werk dat een spel met zin wil worden. Abstract van lijnen, concreet van kleuren en betrachting.

Bovenstaande schets van Coolens dubbeldebuut in de medicijnen en de kunsten wijst op de volharding waarmee Anne de dingen aanpakt. Geneeskunde blijft voorlopig wezenlijk voor haar behoefte aan een permanente, dienende dialoog. Toch staat de betrokkenheid op de lijdende mens haar werk aan een stilaan consistent eigen artistiek oeuvre, gehakt uit het stijlenoerwoud van de late twintigste eeuw, niet in de weg. Geen tegenspraak, maar ook geen samenhang tussen beide activiteiten, tussen arts en aankomende kunstenares. 

Men denkt hier aan scheepsarts Jan Slauerhoff, met een reizend beroep dat de Friese dokter de gelegenheid biedt een exotische wereld te leren kennen. Dat verrukkelijke exotisme proeft men in zijn heerlijke gedichten en verhalen – waarin men echter niets over zijn aanpak van en visie op de geneeskunde verneemt. Evenmin zal Slau zijn matrozen poëtisch hebben behandeld...

Uit de bewogen jaren zestig – waarin voor begaafd jong mens een tot dan toe ondenkbare wereld van mogelijkheden open kwam te liggen – heeft Anne haar alles overheersende liefde voor, en gulzig gebruik van, kleur overgehouden. Vaak denkt men daarbij aan de meditatieve colorfields van Morris Louis en vooral de overgevoelige, ontroerende kleurbanen van Rothko – terwijl elke hang naar optisch overbluffen à la Vasarely of Riley haar vreemd is. 

Van de Europese schilderkunst heeft ze, bewust of onbewust, de lessen in symboliek en mystiek van Anselm Kiefer opgestoken. Ook Kiefer is een gestudeerd schilder, in zijn geval rechten en Romaanse talen, wiens opleiding ook al niet rechtstreeks afstraalt op zijn schilderwerk. Zowel Kiefer als Coolen, elk op zijn, c.q. haar niveau, zoekt naar een verlossing, al blijft het heil dat Coolen voor ogen staat oningevuld en kan men haar niet van een theoretische, laat staan ideologische thematiek of van enig intellectualistisch schilderen verdenken. Kiefer, van zijn kant, pakt onmiskenbaar het traumatische verleden van zijn Duitsland aan, hij deinst er niet voor terug de krachtige nationale mythen ervan te kritiseren. Coolen kan men in haar schilderijen niet betrappen op interesse voor haar Belgische en Vlaamse tradities, al brengt ze wel discreet tijdloze mythe en symboliek als zodanig in haar schilderijen binnen.

Anne werkt gaarne in op elkaar gebouwde verflagen, waarin bovendien liefst materie is verwerkt: schraalheid kent ze niet. Haar terughoudendheid geldt enkel concrete inhouden en betekenissen. Die discretie blijkt onder meer uit de titels van haar doeken die ofwel toevallig, ofwel vaag-associatief tot stand komen.

Bij Coolen geen programma, geen afbraak van ideologieën, geen oproepen tot burgerlijke plichten, verzet of rebellie. Haar titels zeggen precies wat ze zeggen: toeschouwer, ik reik je enkel ingelijste, beschermde schoonheid aan, moge ze de harmonie in je bezield lichaam handhaven, versterken of herstellen!

Schilderen doet Anne, naar eigen zeggen, zoals ze ademt. Ongedwongen. Ze legt de drager, haast altijd een doek, plat op de grond en begint, niet met een ondertekening of schets, maar meteen met kleur. Uit een moot emotie, een flard herinnering, een splinter verbeelding verschijnt het kleurbeeld: als een spook op blitzbezoek in het bewustzijn. Dat aardige, beweeglijke spook baant zich een weg door hoofd en hand van de tussen plastic acrylbussen hurkende vrouw. Ze mengt de kleuren tot wanneer de verf onder haar hand lijkt op die in haar hoofd. De kleur wordt een veld, een baan die de kwast in stroken aanbrengt. Vaak smeert en schraapt ook het paletmes, soms strijkt ook een tot prop gebalde flanellen doek, een enkele keer klaart haar blote hand zonder instrument de klus.

Nu krijgen de kleurenvelden een bedding: ze worden afgezet, beschermd. ‘Dat doet Alechinsky ook!’ merkt Anne vinnig op. 

Bescherming: het woord roept de magie op waaraan de schildersact, ook al voltrekt men die met het hedendaagse acryl, schatplichtig blijft. In de wereld van de magie draait alles om afweer en bescherming. Kijk naar de tapijten van de stammen en etnieën uit Noord-Afrika of Centraal-Azië, de langpolige djulsjirs en de kortpolige kelims waarin wevende en knopende vrouwen verbeeldingsrijke tekens plaatsen, en velden van hevige kleur afboorden met beschermingsstroken en duistere symbolen die van overal en nergens opduiken.

Let ook op Annes gebruik van goud, goudkleuren, okers en aarde. Ook die horen bij de magie, bij ons vergeten of geridiculiseerd, verstopt in astrologische elucubraties van de Madame Soleils, duchtig geraadpleegd evenwel in kranten en weekbladen door mensen op zoek naar bescherming, afweerformules die hun postmoderne angsten moeten bezweren. Het goud in Annes doeken wijst terug naar alchemie, naar de in oorsprong sjamanistische kronen van Chinese en Koreaanse vorsten – goud dat tot op vandaag een voorname rol toebedeeld krijgt in de nihonga schilderkunst van Japan; goud dat het dak van de tempel van het Gouden Paviljoen in Kyoto, goud dat de dakpartijen van de Tibetaanse Jokhang-tempel in Lhasa doet schitteren in het zonlicht. Maar ook in Europa wees het gebruik van goud in kunstwerken ooit op geestelijke luister, vooral in de iconen en veertiende-eeuwse Siënese  panelen.

Coolens kunst is stricto sensu niet religieus, ook al verwijlt ze graag bij engelen. Dat wil niet meteen zeggen dat ze een sentimenteel soort heimwee vertolkt naar de tijd dat op eerste communieprentjes een wezenloos zuiver kind stond afgebeeld met een engelbewaarder op de rechterschouder (en een duiveltje op de linker). Misschien speelt Anne wel met de idee van een pure geest, die alle vleselijke behoeften, frustraties en tekorten – waarmee ze als arts dagelijks te maken heeft – achter zich heeft gelaten in de hoop zich te mogen vervoegen bij de goddelijke Algeest. Hoe zakelijk en nuchter wij, postmodernen, ook zijn, hoe trots ook dat we het dualisme te boven zijn gekomen, er blijft wetenschappelijk gesproken nog voldoende ruimte van onwetendheid over om te dromen van het dichten van de kloof tussen een empirisch lichaam en een hypothetische ziel. 

Coolen gaat niet zover dat ze zich zou gaan verdiepen in de drie angelieke hiërarchieën met hun drie triaden: de Serafs, Cherubs, Tronen boven de Heerschappijen, Krachten en Machten, steunend op de Vorsten, Aartsengelen en gewone Engelen. Een kenner terzake, de gevierde én verketterde Harold Bloom,  schrijft in zijn Omens of Millennium. The Gnosis of Angels, Dreams, and Resurrection (NY 1996):

‘Vanuit ons standpunt bekeken moeten engelen eerder menselijke dan goddelijke gebeurtenissen zijn. God hoeft niet in engelen te geloven; doen wij  dat wel dan moet het een zinvol geloof zijn, zodat de natuurwetten niet zomaar en tevergeefs met voeten worden getreden.’

Coolen zal alvast niet bereid worden gevonden om te bakkeleien over het geslacht van de engelen. Maar men kan zich voorstellen dat ze in haar engelen een concreet teken aanbiedt van mogelijke, tevens noodzakelijke, verlossing uit de verstikkend materialistische pseudo-beschaving waarin ons tijdsgewricht terecht is gekomen.

Geheel in bovenstaande geest – het woord ‘geest’ valt hier niet toevallig – zijn Coolens kosmisch aandoende innerlijke zichten geschilderd. Ze roepen zowel oude Indiase kosmogonieën op als constellaties die vandaag  in een elektronenmicroscoop zichtbaar worden. Bij deze reeks werken leunen de bewust ‘primitief’ gemaakte schilderijen aan wier gelaagdheid een magische beweging, wellicht zelfs een transfiguratie laat doorschemeren. De zuivere geometrisch-abstracte doeken lijken daarnaast nauwelijks zwanger van min of meer esoterische referenties. De aantrekkelijke kleurenrechthoek die ze in de omheinde oppervlakte aanbrengt mikt hier op een louter esthetische ervaring. 

Een laatste, kleinere groep werken is figuratief. Daaronder bevinden zich ook zeldzame portretten die Coolen van haar dochter maakte.

Anne Coolens schilderijen spiegelen ons niet zozeer een waaier voor van stemmingen, in de zin van arbitraire humeuren die, wisselvallig en veranderlijk als het weer in onze lage landen, van kleur verschieten volgens de grillen van mode, uur en appetijt. Coolens  schilderwerk klinkt in ons geestesoor veeleer als heideggeriaanse Stimmung: een fundamenteel harmonische grondstemming, weliswaar met chromatische variaties, die onze niet te vermijden levenskrenking kan helen. Zo gezien bestaat er wel degelijk een band tussen de arts en de kunstenaar in Anne Coolen. Dan is er geen sprake van zwei Seelen wohnen, ach! in meiner Brust – zoals Goethe zijn Faust ‘s mensen gespletenheid laat verwoorden. Gelukkig wijst de Duitse schrijver elders op de helende werking van beeldende kunst. Men leze daarvoor ten tweeden male het motto boven dit essay:

Was im Leben uns verdriesst,

Man im Bilde gern geniesst.

Ja, een goed schilderij kan de ontstemmende verscheurdheid van ons leven transformeren in de genezende gestemdheid van een eenheidservaring. 

